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curadoria victor gorgulho



A exposição coletiva, com curadoria de Victor Gorgulho, 
reúne obras de artistas de diferentes gerações e origens, 
tanto representados pela galeria Nara Roesler, quanto 
artistas convidados para a mostra. O mote curatorial 
consiste em uma investigação em torno da fatura da obra de 
arte quando esta revela uma dimensão ligada à rasura, ao 
apagamento, à subtração e até mesmo à escavação.

O conceito é lido, na mostra, de maneira expandida: obras em 
suportes variados revelam distintas relações entre os artistas 
e suas obras. Ora estamos diante de ímpetos de rasurar, de 
maneira mais ou menos intensa, telas, por exemplo; ora 
nos deparamos com a polidez de pinturas que, se vistas 
atentamente, revelam o apagamento e a subtração como 
formas de operar dentro da prática de seus autores.

Se na década de 1960 a obra de nomes como o do norte-
americano Cy Twombly acabaram por edificar um extenso 
e complexo campo criativo em que a investigação em 
torno da linha, do uso da caligrafia e da escrita sobre a tela 

– desafiando o binarismo que separa abstração e figuração 
–, aqui reunimos trabalhos de dezoito artistas brasileiros 
cujas distintas produções nos conduzem a refletir acerca 
da dimensão formal, psíquica, política e, evidentemente, 
artística, que o gesto de rasurar, em suas múltiplas 
possibilidades, pode conter.

capa 
Carlito Carvalhosa, Sem título, 2007 [detalhe]

rasura 
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victor gorgulho



Carlito Carvalhosa 
Sem título, 2007 
óleo, tinta spray  
e resina sobre espelho 
180 x 90 x 1 cm



Antonio Dias 
Sem título,  
tinta sobre papel 
29,7 x 21 cm (cada)





Antonio Dias 
Saru (Saru-San) (Díptico), 1997 
tinta óleo sobre tela 
80 x 150 cm





Karin Lambrecht 
Blue and Rose, 2023 
pigmento em resina acrílica,  
tela recortada e com nó,  
escrita a carvão sobre tela  
e cruz de cobre sobre tela 
170 x 170 x 3,5 cm





Cristina Canale 
Cara metade, 2021 
tinta óleo e tinta acrílica sobre linho 
100 x 80 cm



Bruno Dunley 
Sem título, 2022 
lápis conté e pastel 
 seco sobre papel 
29,7 x 21 cm





Marcos Chaves 
Our love will grow vaster than empires, 2025 
canivete e gravação sobre veludo 
edição de 3 + 1PA 
30 x 10 x 16 cm





Fabio Miguez 
Fresta Rosa, 2015 
óleo e cera sobre linho 
40 x 30 x 1,5 cm



Fabio Miguez 
Sem Título, 2020 
tinta óleo e cera sobre linho 
40 x 30 x 1,5 cm 





Marlon Amaro 
Star (série Serial experiments), 2025 
pigmentos à base d’água  
e pastel oleoso sobre MDF 
20 x 15 cm



Marlon Amaro 
Dumb (série Serial  

experiments), 2025 
pigmentos à base  

d’água sobre MDF 
20 x 15 cm



Marlon Amaro 
Erro (série Serial experiments), 2025 
massa acrílica, pigmentos  
à base d’água e lápis sobre MDF 
20 x 15 cm



Erick Peres 
Sem título (série O choro pode  

durar uma noite, mas a alegria vem  
pela manhã), 1995 

fotografia 
40 x 60 cm



Erick Peres 
Sem título (série O choro pode  
durar uma noite, mas a alegria  
vem pela manhã), 1999 
fotografia 
30 x 30 cm



Brígida Baltar 
Abrindo a janela, 1996 
fotografias analógicas  
transferidas para HD, cor, sem áudio 
37”



Daniel Senise 
Verônica (El Greco), 2023 
monotipia de parede em tecido  
e medium acrílico sobre placa de alumínio 
61 x 65 x 5 cm



carlito carvalhosa 
n. 1961, São Paulo, Brasil 

m. 2021, São Paulo, Brasil

 

A obra de Carlito Carvalhosa envolve predominantemente as linguagens da 

instalação, da pintura e da escultura. Nos anos 1980, integrou o Grupo Casa 7, 

em São Paulo, do qual faziam parte também Rodrigo Andrade, Fábio Miguez, 

Nuno Ramos e Paulo Monteiro. As tendências do neoexpressionismo eram 

visíveis na produção desses artistas, sobretudo a utilização de superfícies  

de grandes dimensões e a ênfase no gesto pictórico. No fim dessa década, 

após a dissolução do grupo e alguns experimentos com encáustica, 

Carvalhosa concebeu quadros com cera pura ou misturada a pigmentos.  

Nos anos 1990, dedicou-se à produção de esculturas de aparência orgânica  

e maleável, utilizando materiais diversos, caso das “ceras perdidas”.  

Ainda em meados dessa década, fez também esculturas em porcelana.

 

Carvalhosa atribui profunda eloquência à materialidade do suporte, mas  

a transcende e aborda questões mais amplas, relativas às transformações  

do espaço e do tempo. Deparamo-nos, em sua prática, com a tensão entre 

forma e matéria, explicitada na disjunção entre o visível e o tátil. Aquilo que 

vemos não é o que tocamos, assim como o que se toca não é o que se vê. 

Desde o início dos anos 2000, o artista tem realizado pinturas sobre 

superfícies espelhadas que, nas palavras do curador Paulo Venâncio Filho, 

“colocam nossa presença dentro delas”. Não raro, Carvalhosa realiza instalações 

em que, além de técnicas usuais, faz uso de materiais como tecidos e lâmpadas.

clique para ver o cv completo

exposições individuais selecionadas
•	Carlito Carvalhosa - A Metade do Dobro, Instituto Tomie Ohtake,  

São Paulo, Brasil (2024)
•	A Natureza das Coisas, Sesc Pompeia, São Paulo, Brasil (2024)
•	Matter as Image. Works from 1987 to 2021, Nara Roesler, Nova York,  

EUA (2022)
•	I Want to Be Like You, Nara Roesler, Nova York, EUA (2019)
•	Sala de espera, Museu de Arte Contemporânea da Universidade de São Paulo 

(MAC USP), São Paulo, Brasil (2013)
•	Sum of Days, Museum of Modern Art (MoMA), Nova York, EUA (2011)
•	Corredor, Projeto Parede, Museu de Arte Moderna de São Paulo (MAM-SP), 

São Paulo, Brasil (2008)

exposições coletivas selecionadas
•	Fullgás - Artes Visuais e Anos 1980 no Brasil, Centro Cultural Banco do Brasil 

(CCBB), Rio de Janeiro, Brasil (2024)
•	Sensory Poetics: Collecting Abstraction, Solomon R. Guggenheim Museum, 

Nova York, EUA (2022)
•	Passado/futuro/presente: arte contemporânea brasileira no acervo do MAM, 

Museu de Arte Moderna de São Paulo (MAM-SP), São Paulo, Brasil (2019); 

Phoenix Art Museum, Phoenix, EUA (2017)
•	Troposphere – Chinese and Brazilian Contemporary Art, Beijing Minsheng 

Art Museum, Pequim, China (2017)
•	10a Bienal de Curitiba, Brasil (2015)
•	Rio (River), Performance, Museum of Modern Art (MoMA), Nova York,  

EUA (2014)
•	30a e 18a Bienal de São Paulo, Brasil (2013 e 1985)
•	3a Bienal do Mercosul, Brasil (2001)

coleções selecionadas
•	Salomon R. Guggenheim Museum, New York, USA
•	Cisneros Fontanals Art Foundation (CIFO), Miami, EUA
•	Museu de Arte Moderna de São Paulo (MAM-SP), São Paulo, Brasil
•	Museu de Arte Moderna do Rio de Janeiro (MAM Rio), Rio de Janeiro, Brasil
•	Pinacoteca do Estado de São Paulo, São Paulo, Brasil
•	Dallas Museum of Art, Dallas, EUA

https://nararoesler.art/artists/carlito-carvalhosa/


antonio dias
n. 1944, Campina Grande, Brasil 

m. 2018, Rio de Janeiro, Brasil

 

Antonio Dias iniciou sua carreira na década de 1960, produzindo obras 

marcadas pelo conteúdo de crítica política na forma de pinturas, desenhos  

e assemblages típicas do Neofigurativismo e da Pop Art brasileiros, o que  

lhe rendeu o rótulo de representante da Nova Figuração brasileira. No entanto, 

sua prática dialoga também com o legado do movimento concretista e com 

impulso revolucionário da Tropicália. A partir de 1966, ao se autoexilar em 

Paris, após críticas sutis à ditadura militar brasileira, o artista entrou em 

contato com nomes do movimento de vanguarda italiano ‘Arte Povera’,  

entre eles Luciano Fabro e Giulio Paolini. Nesse contexto europeu, voltou-se 

cada vez mais para a abstração, transformando seu estilo.

 

Em seguida, Dias partiu para a Itália e adotou uma abordagem conceitual, 

criando pinturas, vídeos, filmes, registros e livros de artista, utilizando cada 

uma dessas mídias para questionar o sentido da arte. Ao abordar o erotismo, 

o sexo e a opressão política de forma lúdica e subversiva, construiu uma obra 

ímpar e conceitual, dotada de sofisticação formal e permeada por questões 

políticas e críticas contundentes ao sistema da arte. Na década de 1980, 

voltou novamente sua atenção à pintura, realizando experimentos com 

pigmentos metálicos e minerais – como ouro, cobre, óxido de ferro e grafite – 

misturados a aglutinantes diversos. A maioria de suas obras desse período 

apresenta brilho metálico e contém grande variedade de símbolos – ossos, 

cruzes, retângulos, falos –, que remetem às suas primeiras produções.

clique para ver o cv completo

exposições individuais selecionadas
•	Search for an Open Enigma, Sharjah Art Foundation, Sharjah, EAU (2024)
•	Antonio Dias: Derrotas e vitórias, Museu de Arte Moderna de São Paulo 

(MAM-SP), São Paulo, Brasil (2021)
•	Antonio Dias: Ta Tze Bao, Nara Roesler, Nova York, EUA (2019)
•	Antonio Dias: O ilusionista, Museu de Arte Moderna do Rio de Janeiro  

(MAM Rio), Rio de Janeiro, Brasil (2018)
•	Una collezione, Fondazione Marconi, Milão, Itália (2017)
•	Antonio Dias – Potência da pintura, Fundação Iberê Camargo (FIC),  

Porto Alegre, Brasil (2014)

exposições coletivas selecionadas
•	Pop Brasil: Vanguarda e Nova Figuração 1960-70, Pinacoteca do Estado de 

São Paulo, São Paulo, Brasil (2025)
•	This Must Be the Place: Latin American Artists in New York, 1965–1975, 

Americas Society, Nova York, EUA (2021)
•	Pop América, 1965–1975, Mary & Leigh Block Museum at Northwestern 

University, Evanston (2019); Nasher Museum of Art at Duke University, 

Durham (2019); McNay Art Museum, San Antonio (2018), EUA
•	Invenção de origem, Estação Pinacoteca, São Paulo, Brasil (2018)
•	34a e 33a Bienal de São Paulo, Brasil (2018)
•	Mario Pedrosa – On the Affective Nature of Form, Museo Nacional Centro  

de Arte Reina Sofía (MNCARS), Madri, Espanha (2017)

coleções selecionadas
•	Art Institute of Chicago, Chicago, USA
•	Daros Latinamerica Collection, Zurich, Switzerland
•	Museum of Modern Art (MoMA), New York, USA
•	Sharjah Art Foundation, Sharjah, UAE
•	Museo de Arte Latinoamericano de Buenos Aires (MALBA),  

Buenos Aires, Argentina 
•	Museu de Arte Moderna de São Paulo (MAM-SP), São Paulo, Brazil 
•	Museu de Arte Moderna de São Paulo (MAM-SP), São Paulo, Brasil 

https://nararoesler.art/artists/antonio-dias/


karin lambrecht
n. 1957, Porto Alegre, Brasil

vive e trabalha em Broadstairs, Reino Unido

 

Toda a produção de Karin Lambrecht em pintura, desenho, gravura e 

escultura demonstra uma multifacetada preocupação com as relações entre 

arte e vida, compreendida em sentido abrangente: trata-se de vida natural, 

vida cultural e vida interior. Para o pesquisador Miguel Chaia, os processos 

técnico e intelectual de Lambrecht se inter-relacionam e se mantêm evidentes 

nas obras para criar uma “visualidade espalhada na superfície e direcionada 

para a exterioridade”. Seu trabalho é ação que funde corpo e pensamento, 

vida e finitude.

 

No início da carreira, Lambrecht repensou a tela e a forma de pintar, em alguns 

trabalhos ela elimina o chassi, costura tecidos, e usa retalhos chamuscados.  

A abstração gestual, característica da “Geração 80”, da qual fez parte, possui 

papel central em seus trabalhos. Sua prática expande a noção tradicional de 

pintura e estabelece diálogos entre Arte Povera e Joseph Beuys, entre aspectos 

políticos, mas também materiais. Os volumes pesam como corpos, as 

delimitações ou negações do espaço dialogam com a escala que seus trabalhos 

assumem. A partir da década de 1990, a artista inclui materiais orgânicos em 

suas telas, como terra e sangue, o que determinou, em alguma medida, o 

repertório cromático que aparece então. Além do sangue animal, são elementos 

recorrentes em seu trabalho as formas cruciformes e as referências ao corpo, 

índices de diferentes níveis de identificação do espectador com a obra.

clique para ver o cv completo

exposições individuais selecionadas
•	Seasons of the Soul, Rothko Museum, Daugavpils, Letonia (2024)
•	Seasons of the Soul, Nara Roesler, São Paulo, Brasil (2022)
•	Karin Lambrecht – Entre nós uma passagem, Instituto Tomie Ohtake (ITO), 

São Paulo, Brasil (2018)
•	Karin Lambrecht – Assim assim, Oi Futuro, Rio de Janeiro, Brasil (2017)
•	Nem eu, nem tu: Nós, Espaço Cultural Santander, Porto Alegre, Brasil (2017)

exposições coletivas selecionadas
•	Fullgás: Artes Visuais e anos 1980 no Brasil, Centro Cultural Banco do Brasil, 

Rio de Janeiro, Brasil (2024)
•	Acervo em transformação: Doações recentes, Museu de Arte de São Paulo 

(MASP), São Paulo, Brasil (2021)
•	Alegria: A natureza-morta nas coleções MAM Rio, Museu de Arte Moderna 

do Rio de Janeiro (MAM Rio), Rio de Janeiro, Brasil (2019)
•	O espírito de cada época, Instituto Figueiredo Ferraz (IFF), Ribeirão Preto, 

Brasil (2015)
•	25a Bienal de São Paulo, Brasil (2002)
•	Violência e paixão, Museu de Arte Moderna do Rio de Janeiro (MAM Rio), 

Rio de Janeiro, Brasil; Santander Cultural, Porto Alegre, Brasil (2002)
•	4a Bienal de Havana, Cuba (1992)
•	19a Bienal de São Paulo, Brasil (1987)

coleções selecionadas
•	Colección Patricia Phelps de Cisneros, Nova York, EUA
•	Ludwig Forum fur Internationale Kunst, Aachen, Alemanha
•	Museu de Arte Moderna do Rio de Janeiro (MAM Rio), Rio de Janeiro, Brasil
•	Pinacoteca do Estado de São Paulo, São Paulo, Brasil
•	Museu de Arte de São Paulo (MASP), São Paulo, Brasil

https://nararoesler.art/artists/karin-lambrecht/


cristina canale 
n. 1961, Rio de Janeiro, Brasil 

vive e trabalha em Berlim, Alemanha

 

Cristina Canale surgiu no circuito de arte ao participar da emblemática 

coletiva Como vai você, Geração 80?, na Escola de Artes Visuais do Parque 

Lage (EAV Parque Lage), no Rio de Janeiro, em 1984. Como no caso de 

muitos de seus colegas da chamada “Geração 80”, sua produção inicial  

está em consonância com o processo de retomada da pintura no contexto 

internacional, influenciado pela tendência do neoexpressionismo alemão. 

Carregadas de elementos visuais e volume de tinta, suas primeiras pinturas 

apresentam um caráter matérico, distinguindo-se pelo uso intuitivo de cores 

contrastantes e vivas que é notável em suas obras até hoje. No começo  

da década de 1990, Canale mudou-se para Düsseldorf, na Alemanha,  

onde estudou sob orientação do artista conceitual holandês Jan Dibbets.  

Suas composições passaram a investigar a espacialidade, a partir da 

sugestão de planos e profundidades e da maior fluidez no uso das cores, 

características que marcaram sua produção nesse período.

 

Geralmente baseadas em cenas prosaicas do cotidiano, muitas vezes 

extraídas da fotografia publicitária, suas obras resultam de um elaborado 

trabalho de composição e se destacam por transitar entre a figuração que se 

esvai na abstração, por um lado, e a abstração que evoca uma figuração, por 

outro. Para o curador e crítico de arte Tiago Mesquita, a produção de Canale 

contrapõe-se à busca por estruturas de constituição da imagem conforme 

praticado por artistas como Gerhardt Richter e Robert Ryman, uma vez que 

aborda “a imagem e os gêneros consagrados da pintura de forma subjetiva, 

acreditando em uma experiência singular”.

clique para ver o cv completo

exposições individuais selecionadas
•	Cristina Canale - dar forma ao mundo, Casa Roberto Marinho,  

Rio de Janeiro, Brasil (2024)
•	A Casa e o Sopro, Instituto Ling, Porto Alegre, Brasil (2024)

•	The Encounter, Nara Roesler, Nova York, EUA (2021)
•	Cabeças/falantes, Nara Roesler, São Paulo, Brasil (2018)
•	Cristina Canale: Zwischen den Welten, Kunstforum Markert Gruppe, 

Hamburgo, Alemanha (2015)
•	Entremundos, Paço Imperial, Rio de Janeiro, Brasil (2014)
•	Espelho e memória – Spiegel und Erinnerung, Galerie Atelier III, Barmstedt, 

Alemanha (2014)
•	Arredores e rastros, Museu de Arte Moderna do Rio de Janeiro (MAM Rio), 

Rio de Janeiro, Brasil (2010)

exposições coletivas selecionadas
•	Fullgás: Artes Visuais e Anos 1980 no Brasil, Centro Cultural Banco do 

Brasil, Rio de Janeiro, Brasil (2024)
•	Co/respondencias: Brasil e exterior, Nara Roesler, New York, USA (2023)
•	Ateliê de gravura: da tradição à experimentação, Fundação Iberê Camargo 

(FIC), Porto Alegre, Brasil (2019)
•	Mulheres na Coleção MAR, Museu de Arte do Rio (MAR), Rio de Janeiro, 

Brasil (2018)
•	MACS Fora de casa – Poéticas do feminino, Sesc Sorocaba, Sorocaba,  

Brasil (2018)
•	Alucinações à beira mar, Museu de Arte Moderna do Rio de Janeiro  

(MAM Rio), Rio de Janeiro, Brasil (2017)
•	Land der Zukunft, Lichthof – Auswärtiges Amt, Berlim, Alemanha (2013)

coleções selecionadas
•	Museu de Arte de São Paulo Assis Chateaubriand (MASP), São Paulo, Brasil
•	Museum No Hero, Delden, Países Baixos 
•	Instituto Itaú Cultural, São Paulo, Brasil
•	Hall Art Foundation, Reading, EUA
•	Museu de Arte Contemporânea da Universidade de São Paulo (MAC USP), 

São Paulo, Brasil
•	Museu de Arte Contemporânea de Niterói (MAC-Niterói), Niterói, Brasil
•	Museu de Arte Moderna do Rio de Janeiro (MAM Rio), Rio de Janeiro, Brasil
•	Pinacoteca do Estado de São Paulo, São Paulo, Brasil

https://nararoesler.art/artists/cristina-canale/


bruno dunley
n. 1984, Petrópolis, Brasil 

vive e trabalha em São Paulo, Brasil

 

No universo pictórico de Bruno Dunley, promessas são constantemente feitas 

e quebradas, distendendo os limites da visualidade. Seu trabalho explora  

a pintura não apenas como técnica de figuração expressiva, mas busca refletir 

sobre a própria especificidade do meio, principalmente no que diz respeito  

à sua materialidade e função representativa na tradição artística. Dunley  

é um dos expoentes da nova e proeminente geração de pintores brasileiros  

e um dos fundadores do Grupo 2000e8. O coletivo de jovens artistas foi 

criado em São Paulo devido a um interesse compartilhado pela pintura  

e pela vontade de desenvolver um pensamento crítico sobre a técnica  

na contemporaneidade.

 

O processo de Dunley parte de composições rigorosamente construídas que 

passam por correções e alterações graduais e cuja função é revelar as lacunas 

e lapsos da percepção visual. Frequentemente, uma única cor predomina na 

superfície, o que gera uma postura meditativa diante do trabalho. Contudo,  

há a busca crescente por configurações mais agressivas, expressivas  

e contrastadas, por cores vibrantes. Em sua prática, a temática é sempre 

dúplice: o artista pinta influenciado pelo encontro com imagens cotidianas, 

assim como pelo estudo aprofundado do campo pictórico. Ambas convergem, 

porém, no uso pronunciado dos códigos dessa linguagem. Gestos, planos  

e cores fazem a representação emergir mais como um alfabeto, um território 

comum, em que o processo de feitura sempre está presente. 

clique para ver o cv completo

exposições individuais selecionadas
•	Clouds, Nara Roesler, Nova York, EUA (2023)
•	Virá, Nara Roesler, São Paulo, Brasil (2020)
•	The Mirror, Nara Roesler, Nova York, EUA (2018)
•	Dilúvio, SIM Galeria, Curitiba, Brasil (2018)
•	Ruído, Nara Roesler, Rio de Janeiro, Brasil (2015)  

e Centro Universitário Maria Antonia (CeUMA), São Paulo, Brasil (2013)
•	11bis Project Space, Paris, França (2011)

exposições coletivas selecionadas
•	The rains are changing fast, The Hekscher Museum of Art, Huntington,  

EUA (2024)
•	Aberto 02, Casa Vilanova Artigas, São Paulo, Brasil 
•	Mapa da estrada: novas obras no Acervo da Pinacoteca de São Paulo, 

Pinacoteca do Estado de São Paulo, São Paulo, Brasil (2022)
•	Entre tanto, Casa de Cultura do Parque (CCP), São Paulo, Brasil (2020)
•	Triangular: Arte deste século, Casa Niemeyer, Brasília, Brasil (2019)
•	AI-5 50 ANOS – Ainda não terminou de acabar, Instituto Tomie Ohtake 

(ITO), São Paulo, Brasil (2018)
•	139 X NOTHING BUT GOOD, Park – platform for visual arts, Tilburg,  

Paises Baixos (2018)
•	Visões da arte no acervo do MAC USP 1900–2000, Museu de Arte 

Contemporânea da Universidade de São Paulo (MAC USP),  

São Paulo, Brasil (2016)
•	Deserto-modelo, 713 Arte Contemporáneo, Buenos Aires, Argentina (2010)

coleções selecionadas
•	The Hekscher Museum of Art, Huntington, EUA
•	Instituto Itaú Cultural, São Paulo, Brasil
•	Museu de Arte Contemporânea da Universidade de São Paulo  

(MAC USP), São Paulo, Brasil
•	Museu de Arte Moderna de São Paulo (MAM-SP), São Paulo, Brasil
•	Pinacoteca do Estado de São Paulo, São Paulo, Brasil

https://nararoesler.art/artists/bruno-dunley/


marcos chaves
n. 1961, Rio de Janeiro, Brasil, onde vive e trabalha

 

Apesar de ter iniciado sua carreira na primeira metade dos anos 1980 (quando 

a pintura ocupava lugar central na prática artística), é na utilização de diversas 

mídias que Marcos Chaves encontra uma das marcas de sua obra, que transita 

livremente entre a produção de fotografias, instalações, vídeos, palavras e sons. 

Essa variedade realiza-se em consonância com seu trabalho profundamente 

crítico e que, não obstante a coerência, permanece aberto a interpretações, 

especialmente em função da marcada presença de humor e ironia.

Em sua obra, é frequente a apropriação de pequenos elementos ou cenas  

da vida cotidiana, que evidenciam, de maneira direta, ou a partir de pequenas 

intervenções, o caráter extraordinário que pode habitar no prosaico.  

Sua produção se insere, de maneira renovada, na longa tradição de artistas 

que tensionam a relação entre imagem e linguagem ao propor, por exemplo, 

títulos sutilmente ambíguos e divertidos, que conduzem a uma reflexão 

bem-humorada sobre a sociedade e a cultura.

clique para ver o cv completo

exposições individuais selecionadas
•	Marcos Chaves: as imagens que nos contam, Museu de Arte Moderna  

do Rio de Janeiro (MAM Rio), Rio de Janeiro, Brasil (2021)
•	Marcos Chaves no MAR, Museu de Arte do Rio (MAR), Rio de Janeiro,  

Brasil (2019) 
•	Eu só vendo a vista, Museu de Arte Contemporânea de Niterói  

(MAC-Niterói), Rio de Janeiro, Brasil (2017)
•	Marcos Chaves – ARBOLABOR, Centro de Arte de Caja de Burgos (CAB), 

Burgos, Espanha (2015)
•	Logradouro, Centro Universitário Maria Antonia (CeUMA), São Paulo,  

Brasil (2004)

exposições coletivas selecionadas
•	Histórias Brasileiras, Museu de Arte de São Paulo Assis Chateaubriand 

(MASP), São Paulo, Brasil (2022)
•	Utopias e distopias, Museu de Arte Moderna da Bahia (MAM-BA), Salvador, 

Brasil (2022)
•	Alegria – A natureza-morta nas coleções MAM Rio, Museu de Arte Moderna 

do Rio de Janeiro (MAM Rio), Rio de Janeiro, Brasil (2019)
•	Inside the Collection – Approaching Thirty Years of the Centro Pecci  

(1988–2018), Centro per l’Arte Contemporanea Luigi Pecci, Prato, Itália (2018)
•	Troposphere – Chinese and Brazilian Contemporary Art, Beijing Minsheng 

Art Museum, Pequim, China (2017)
•	17ª Bienal de Cerveira, Portugal (2013)
•	54ª Bienal de Veneza, Itália (2011)
•	Manifesta 7, Bolzano, Itália (2007)
•	All About Laughter – Humour in Contemporary Art, Mori Art Museum, 

Tóquio (2006)
•	1ª e 4ª Bienal do Mercosul, Porto Alegre, Brasil (2005)
•	25ª Bienal de São Paulo, Brasil (2002)

coleções selecionadas
•	Centro per l’Arte Contemporanea Luigi Pecci, Prato, Itália
•	Centro de Arte de Caja de Burgos (CAB), Burgos, Espanha
•	Ella Fontanals-Cisneros Collection, Miami, EUA
•	Instituto Itaú Cultural, São Paulo, Brasil
•	Museu de Arte Moderna do Rio de Janeiro (MAM Rio), Rio de Janeiro, Brasil

https://nararoesler.art/artists/marcos-chaves/


fabio miguez
n. 1962, São Paulo, Brasil, onde vive e trabalha

 

A pesquisa pictórica de Fábio Miguez é voltada para a espacialidade e a 

materialidade. Assim como os demais membros fundadores do ateliê Casa 7, 

Carlito Carvalhosa, Nuno Ramos, Paulo Monteiro e Rodrigo Andrade, Miguez, 

na década de 1980, era influenciado pela pintura neoexpressionista alemã. 

No período, seus trabalhos são marcados pelo acúmulo de matéria e pelas 

tonalidades escuras em composições que remetem à paisagens. Durante os 

anos 1990, começou a produzir, simultaneamente a seu trabalho pictórico, a 

série de foto Derivas, que foram publicadas no livro Paisagem zero (2013). 

Sua pesquisa passa a se debruça sobre a luz, em composições abstratas, em 

que a gestualidade expressiva vai dando espaço à uma geometria frouxa, e as 

cores claras e transparentes ganham protagonismo. 

 

Nos anos 2000, Miguez investiga a pintura no campo tridimensional, criando 

instalações com a sobreposição intervalada de placas de vidro pintadas, 

assim como suas valises que comportam objetos que permitem a interação 

do espectador, recombinando os diversos elementos ali presentes. Sua 

formação em arquitetura traz uma influência construtiva, que se manifesta 

em trabalhos da época em que o espaço vai ganhando contornos cada vez 

mais definidos. Desde 2010, Miguez se dedica à série Atalhos, em que se 

apropria de fragmentos e detalhes de pinturas de grandes mestres, 

reelaborando-as em pinturas de pequenas dimensões, empregando 

repetições e operações de inversão e espelhamento. Um desdobramento 

desse conjunto são as pinturas da série Volpi, na qual o artista se apropria de 

um fragmento de uma fachada do pintor itálo-brasileiro, reelaborando-a em 

grandes pinturas.

clique para ver o cv completo

exposições individuais selecionadas
•	Alvenarias, Nara Roesler, São Paulo, Brasil (2022)
•	Fragmentos do real (atalhos) – Fábio Miguez, Instituto Figueiredo Ferraz 

(IFF), Ribeirão Preto, Brasil (2018)
•	Horizonte, deserto, tecido, cimento, Nara Roesler, Rio de Janeiro (2016); 

Nara Roesler, São Paulo, Brasil (2015)
•	Paisagem zero, Centro Universitário Maria Antonia (CeUMA), São Paulo, 

Brasil (2012)
•	Temas e variações, Instituto Tomie Ohtake (ITO), São Paulo, Brasil (2008)
•	Fábio Miguez, Pinacoteca do Estado de São Paulo, São Paulo, Brasil (2003)

exposições coletivas selecionadas
•	Co/respondências: Brasil e exterior, Nara Roesler, Nova York, EUA (2023)
•	Alfredo Volpi & Fábio Miguez: Alvenarias, Gladstone 64, Nova York, EUA (2023)
•	Coleções no MuBE: Dulce e João Carlos de Figueiredo Ferraz – Construções  

e geometrias, Museu de Ecologia e Escultura (MuBE), São Paulo, Brasil (2019)
•	Oito décadas de abstração informal, Museu de Arte Moderna de São Paulo 

(MAM-SP), São Paulo, Brasil (2018) 
•	Casa 7, Pivô, São Paulo, Brasil (2015) 
•	5ª Bienal do Mercosul, Brasil (2005)
•	2ª Bienal de Havana, Cuba (1986)
•	18ª e 20ª Bienal de São Paulo, Brasil (1985 e 1989)

coleções selecionadas
•	Centro Cultural São Paulo (CCSP), São Paulo, Brasil
•	Instituto Figueiredo Ferraz (IFF), Ribeirão Preto, Brasil
•	Museu de Arte Moderna de São Paulo (MAM-SP), São Paulo, Brasil
•	Museu de Arte Moderna do Rio de Janeiro (MAM Rio), Rio de Janeiro, Brasil
•	Pinacoteca do Estado de São Paulo, São Paulo, Brasil

https://nararoesler.art/artists/fabio-miguez/


marlon amaro
n. 1987, Niterói, Brasil. Vive e trabalha em Niterói, Brasil 

 

Influenciados pela estética urbana, os trabalhos de Marlon Amaro combinam 

tons fluorescentes com narrativas de subcorrentes raciais inquietantes. Suas 

composições são baseadas em pesquisas meticulosas de arquivos 

fotográficos familiares e experiências pessoais de racismo. Utilizando uma 

mistura de técnicas, incluindo tinta spray, colagem e adesivos, além de uma 

abordagem mais tradicional de pintura, suas representações frequentemente 

capturam cenas privadas de relações inter-raciais pós-coloniais, e todas as 

absurdidades a elas associadas.

exposições individuais selecionadas
•	Maralto, Nonada, Rio de Janeiro, Brasil (2024)
•	Memórias para um Futuro, Centro Cultural Correios, Rio de Janeiro,  

Brasil (2023)
•	Sísifo, HOA, São Paulo, Brasil (2020)

exposições coletivas selecionadas
•	Absurdos servidos no jantar, Danielian, Rio de Janeiro, Brasil (2025)
•	No corpo do olho, pelas mãos do mundo, Nonada, Salvador, Brasil (2025)
•	Brasil Futuro: as formas da democracia, Museu Nacional da República, Brasília, 

Brasil (2023)
•	Casa Carioca, Museu de Arte do Rio (MAR), Rio de Janeiro, Brasil (2020)



erick peres
n. 1994, Porto Alegre, Brasil. Vive e trabalha em São Paulo, Brasil 

 

A prática artística de Erick Peres se volta para histórias reais e/ou ficcionais, a 

partir da articulação entre imagem, fotografia e texto e das pesquisas do 

artista em seu arquivo pessoal, no de vizinhos e de familiares. Dialogando 

com a paisagem da localidade onde cresceu, na Zona Leste de Porto Alegre, 

sua obra aborda a memória coletiva e individual, preenchendo lacunas da 

história do bairro e dando protagonismo aos moradores locais, suas 

memórias e registros. Inserindo-se também neste contexto, cria, por vezes, 

narrativas autoficcionais.

exposições individuais selecionadas
•	Meu santo tá sem cabeça, Casa de Cultura Mário Quintana, Porto Alegre, 

Brasil (2026) 
•	Fim da Cidade, Nonada, Rio de Janeiro, Brasil (2024)
•	ZL não é um lugar assim tão longe, Museu da Imagem e do Som, São Paulo, 

Brasil (2023)
•	Revoage, Casa de Cultura Érico Veríssimo, Porto Alegre, Brasil (2021)

exposições coletivas selecionadas
•	14ª Bienal do Mercosul, Porto Alegre, Brasil (2025)
•	Pipoca, Nonada, Salvador, Brasil (2024)
•	A verdade está no corpo, Paço das Artes, São Paulo, Brasil (2023)
•	Terra em tempos: fotografias, Museu de Arte Moderna do Rio (MAM Rio), Rio 

de Janeiro, Brasil (2022)

coleções selecionadas
•	Museu de Arte Moderna do Rio de Janeiro (MAM Rio), Rio de Janeiro, Brasil
•	Instituto Moreira Salles (IMS), São Paulo, Brasil 
•	Museu de Arte do Rio Grande do Sul (MARGS), Porto Alegre, Brasil



cao guimarães
n. 1965, Belo Horizonte, brasil

vive e trabalha em Montevidéu, Uruguai

Os trabalhos de Cao Guimarães são peças audiovisuais expandidas, 

frequentemente estabelecidas no trânsito entre a película, a partir do uso 

de Super-8, e o vídeo. Desse modo, sua obra constrói fortes conexões com 

as artes visuais, sem, contudo, filiar-se de modo determinante a nenhum 

grupo ou vertente específica. O artista cria, ainda, um inventário de 

momentos variados e visualmente marcantes da vida cotidiana. Seja 

capturando a utopia inóspita de Brasília, formigas carregando confetes  

no fim do carnaval, ou bolhas de sabão flutuando pelos corredores  

de uma casa vazia, seus trabalhos expandem a ideia e o vocabulário  

da forma documental através dos meios utilizados.

 

O artista também trabalha com fotografia, como é o caso da série 

Gambiarras. Sua habilidade de improvisação dá origem a momentos  

de estranhamento e fascínio capazes de deslocar nosso olhar para objetos  

e situações comuns, ressignificando-os a partir da exploração da duração  

e do foco. A prática fotográfica de Guimarães não se distancia muito de sua 

produção audiovisual. Ambas partem de premissas documentais daquilo 

que nos parece habitual. Mesmo a ausência de movimento, característica 

da imagem fotográfica, é compensada pela sequencialidade e justaposição 

a outras imagens, compondo séries que poderiam ser fragmentos,  

ou frames, de um filme do artista.

 

Seus filmes foram exibidos em inúmeros festivais, no Brasil e no exterior,  

tais como Berlin International Film Festival (2014); Sundance Film Festival 

(2007); Cannes Film Festival (2005); Rotterdam International Film Festival 

(2005, 2007 e 2008), entre outros.

clique para ver o cv completo

exposições individuais selecionadas
•	Cao Guimarães - Ciclo de filmes, Museu de Arte, Arquitetura e Tecnologia 

(MAAT), São Paulo, Brasil (2020)
•	Espera, Instituto Moreira Salles – Paulista (IMS-Paulista), São Paulo,  

Brasil (2018)
•	Ver é uma fábula, Centro Dragão do Mar de Arte e Cultura (CDMAC), 

Fortaleza, Brasil (2018); Instituto Itaú Cultural, São Paulo, Brasil (2013); 

Galerie Anita Beckers, Frankfurt am Main, Alemanha (2013)
•	Estética da gambiarra, Sesc Interlagos (2015), São Paulo, Brasil (2015)
•	Cao Guimarães, Museu de Arte da Pampulha (MAP), Belo Horizonte,  

Brasil (2008)

exposições coletivas selecionadas
•	Arqueologias do presente, Nara Roesler, São Paulo, Brasil (2021)
•	7ª Bienal Internacional de Arte Contemporânea, Espanha (2018)
•	Art and Space, Guggenheim Bilbao Museum, Bilbao, Espanha (2017)
•	Video Art in Latin America, II Pacific Standard Time: LA/LA (PST: LA/LA), 

LAXART, Hollywood, EUA (2017)
•	34º Panorama da Arte Brasileira, Brasil (2015)
•	From the Margin to the Edge: Brazilian Art and Design in the 21st Century, 

Somerset House, Londres, Reino Unido (2012)

coleções selecionadas
•	Fondation Cartier Pour L’art Contemporain, Paris, França
•	Museu de Arte Moderna de São Paulo (MAM-SP), São Paulo, Brasil
•	Museum of Modern Art (MoMA), Nova York, EUA
•	Solomon R. Guggenheim Museum, Nova York, EUA
•	Tate Modern, Londres, Reino Unido

https://nararoesler.art/artists/cao-guimaraes/


brígida baltar
n. 1959, Rio de Janeiro, Brasil 

m. 2022, Rio de Janeiro, Brasil

O trabalho de Brígida Baltar transita entre as linguagens do vídeo,  

da performance, da instalação, do desenho e da escultura. A artista  

começou a desenvolver sua obra na década de 1990, por meio de pequenos 

gestos poéticos realizados na sua casa‑ateliê, localizada em Botafogo,  

bairro da zona sul do Rio de Janeiro. Durante quase dez anos, Baltar 

colecionou os materiais da vida doméstica, como a água que escorria  

de goteiras no telhado ou a poeira marrom‑avermelhada dos tijolos de barro 

das paredes. As ações caseiras, em seguida, expandiram-se para o ambiente 

exterior, originando obras como a série Coletas, em que ela busca capturar  

o orvalho e a maresia, dedicando-se à tarefa impossível de captar o 

intangível. Por outro lado, da poeira de tijolos resultaram, ainda, desenhos  

de montanhas e florestas cariocas feitos em papel ou diretamente sobre  

as paredes, entrelaçando seu trabalho passado com o atual, tornando-os 

mais do que meras descrições das elevações do terreno e das florestas. 

 

Muitas vezes, a artista encontrou na fabulação um método de trabalho, 

aproximando e incorporando o humano e o animal, redefinindo nossa relação 

com o universo natural em trabalhos como Maria Farinha, Casa de Abelha  

e Voar. A relação entre corpo e abrigo, uma das tônicas de seu trabalho,  

é explicitada na série de esculturas em cerâmica dissolvidas pela artista,  

em que as formas de conchas do mar fundem-se com aquelas do corpo 

humano. No final de sua vida, a artista se debruçou sobre o bordado, 

produzindo trabalhos que se relacionam com seu corpo e, em especial,  

sua pele, reafirmando sua habilidade de abordar conceitos filosóficos  

e sensações a partir de sua própria experiência pessoal.

clique para ver o cv completo

exposições individuais selecionadas
•	Brígida Baltar: Pontuações, Museu de Arte do Rio (MAR), Rio de  

Janeiro, Brasil (2024)
•	Brígida Baltar (1959-2022): To Make the World a Shelter, Nara Roesler,  

Nova York, EUA (2023)
•	Brigida Baltar: Filmes, Espaço Cultural BNDES, Rio de Janeiro, Brasil (2019)
•	A carne do mar, Nara Roesler, São Paulo, Brasil (2018)
•	SAM Art Project, Paris, França (2012)
•	O amor do pássaro rebelde, Cavalariças, Parque Lage, Rio de Janeiro,  

Brasil (2012)
•	Brigida Baltar – Passagem Secreta, Fundação Eva Klabin, Rio de Janeiro, 

Brasil (2007)

exposições coletivas selecionadas
•	Fullgás - Artes Visuais e Anos 1980 no Brasil, Centro Cultural Banco do 

Brasil (CCBB), Rio de Janeiro, Brasil (2024)
•	Terra abrecaminhos, Sesc Pompeia, São Paulo, Brasil (2023) 
•	Meu corpo: Território de disputa, Nara Roesler, São Paulo, Brasil (2023)
•	A dobra no horizonte, Nara Roesler, Nova York, EUA (2022)
•	12ª Bienal do Mercosul, Porto Alegre, Brasil (2020)
•	Alegria – A natureza-morta nas coleções MAM Rio, Museu de Arte Moderna 

do Rio de Janeiro (MAM Rio), Rio de Janeiro, Brasil (2019)
•	I Remember Earth, Magasin des horizons, Centre d’arts et de Cultures, 

Grenoble, França (2019)
•	Neither-nor: Abstract Landscapes, Portraits and Still Lives, Terra-Art 

Project, Londres, Reino Unido (2017)
•	Constructing Views: Experimental Film and Video from Brazil,  

New Museum, Nova York, EUA (2010)

coleções selecionadas
•	Pinacoteca do Estado de São Paulo, São Paulo, Brasil
•	Museum of Fine Arts Houston (MFAH), Houston, EUA
•	Museu de Arte do Rio (MAR), Rio de Janeiro, Brasil
•	Museum of Contemporary Art of Cleveland (MOCA), Cleveland, EUA

https://nararoesler.art/artists/brigida-baltar/


daniel senise 
n. 1955, Rio de Janeiro, Brasil

vive e trabalha entre Rio de Janeiro e São Paulo, Brasil

 

Daniel Senise é um dos representantes da chamada Geração 80, marcada 

pelo processo de retomada da pintura no Brasil. Desde o final da década  

de 1990, sua prática artística consiste no que pode ser descrito como 

“construção de imagens”. O processo começa com a impressão de superfícies 

– como pisos de madeira ou paredes de concreto – sobre tecidos, à maneira 

de monotipias. Esse material serve de base para suas obras, seja como  

área a ser trabalhada ou como fragmento a ser colado sobre outra imagem, 

frequentemente, fotográfica.

 

Sua produção tem forte relação com o espaço, cujos restos são 

incorporados aos trabalhos, de modo que ele passa a ser apresentado  

não só como figuração, mas também como matéria exposta. Cerâmicas 

quebradas, barras de metal, pedaços de madeira, poeira, entre outros 

elementos encontrados, são fixados sobre as imagens, servindo como 

anteparos que dificultam com que ela seja vista e, ao mesmo tempo, 

ressaltam seu caráter de rastro. Cria-se um jogo entre a realidade da 

matéria e sua representação. Por outro lado, o tempo também se faz 

fundamental, sobrepondo cronologias, gestos e vivências, a partir  

das complexas relações entre permanência e desaparecimento.

clique para ver o cv completo

exposições individuais selecionadas
•	Biógrafo: Daniel Senise, Museu de Arte Contemporânea da USP  

(MAC-USP), São Paulo, Brasil (2023) 
•	Verônica, Nara Roesler, São Paulo, Brasil (2022)
•	Todos os Santos, Instituto Tomie Ohtake, São Paulo, Brasil (2019)
•	Antes da palavra, Fundação Iberê Camargo (FIC), Porto Alegre, Brasil (2019)
•	Printed Matter, Nara Roesler, Nova York, EUA (2017)
•	Quase aqui, Oi Futuro Flamengo, Rio de Janeiro, Brasil (2015)
•	2892, Casa França-Brasil, Rio de Janeiro, Brasil (2011)
•	Pinacoteca do Estado de são Paulo, São Paulo, Brasil (2009)
•	Vai que nós levamos as partes que te faltam, Museu de Arte Moderna  

do Rio de Janeiro (MAM Rio), Rio de Janeiro, Brasil (2008)
•	The Piano Factory, Instituto Tomie Ohtake, São Paulo, Brasil (2002)
•	Museo de Arte Contemporáneo, Monterrey, México (1994)
•	Museum of Contemporary Art, Chicago, EUA (1991)

 

exposições coletivas selecionadas
•	18ª, 20ª, 24ª e 29ª Bienal de Sao Paulo, Brasil (1985, 1989, 1998, 2010)
•	11ª Bienal de Cuenca, Equador (2011)
•	44ª Bienal de Veneza, Itália (1990) 
•	2ª Bienal de La Habana, Havana, Cuba (1986) 

coleções selecionadas
•	Stedelijk Museum Amsterdam, Amsterdam, Holanda
•	Cisneros Fontanals Art Foundation, Miami, EUA
•	Ludwig Museum, Köln, Alemanha
•	Museu de Arte Moderna do Rio de Janeiro (MAM Rio), Rio de Janeiro, Brasil
•	Museu de Arte Contemporânea de Niterói (MAC-Niterói), Niterói, Brasil
•	Museu de Arte de São Paulo (MASP), São Paulo, Brasil  

https://nararoesler.art/artists/daniel-senise/


cipriano 
n. 1981, Petrópolis, Brasil.  

Vive e trabalha em Petrópolis, Brasil 

 

Com pesquisa e produção direcionada para temáticas negras, Cipriano define 

sua prática como uma Macumba Pictórica, uma produção artística que explora 

o entrelaçamento das artes visuais e da literatura especialmente inspirada nos 

terreiros de Umbanda, que carregam elementos que ajudam a contar: “uma 

história de resistência e força dos povos sequestrados de África”, ou, ainda nas 

palavras do artista, uma: “escrita-pintura de cura do pensamento colonizado”.

exposições individuais selecionadas
•	Hálito e Fumaça, Museu de Arte Contemporânea da Bahia,  

Salvador, Brasil (2025)
•	Saravá o Invisível, Nonada, São Paulo, Brasil (2024)
•	Pontos Cantados/Pontos Riscados: um pensamento desenho afro, Museu 

de Arte Murilo Mendes, Juiz de Fora, Brasil (2023)

exposições coletivas selecionadas
•	Era uma vez: Visões do Céu e da Terra, Pinacoteca de São Paulo, Brasil (2024)
•	Dos Brasis: arte e pensamento negro, SESC Belenzinho, São Paulo,  

Brasil (2023)
•	Um Defeito de Cor, Museu de Arte do Rio (MAR), Rio de Janeiro, Brasil (2022)

coleções selecionadas
•	Museu de Arte Moderna do Rio de Janeiro (MAM Rio), Rio de Janeiro, Brasil
•	Instituto Moreira Salles (IMS), São Paulo, Brasil 
•	Museu de Arte do Rio Grande do Sul (MARGS), Porto Alegre, Brasil



lucia koranyi
n. 1982, Rio de Janeiro, Brasil.  

Vive e trabalha entre o Rio de Janeiro e a Serra da Mantiqueira, Brasil 

 

Lucia Koranyi desenvolve práticas gráficas e pictóricas que operam como 

escutas materiais do afeto e da memória. Entre a tinta, o tecido e o traço, sua 

produção constrói uma poética do cotidiano, onde a repetição se transforma em 

ritual e o erro em linguagem. Ao integrar estamparia manual, pintura e garimpo 

de objetos usados, a artista ativa um campo de presença íntima em que cada 

gesto carrega o tempo do cuidado. Suas criações revestem corpos, ambientes, 

e costuram vestígios emocionais de quem toca, usa ou observa. Em seu 

trabalho, o desenho é abrigo, um exercício de aproximação. Através da 

materialidade reaproveitada e do processo artesanal, Koranyi propõe uma 

estética em que o afeto se torna forma e o fazer artístico, um modo de cura.

exposições individuais selecionadas
•	A Poeira Terrível, Quadra, São Paulo, Brasil (2025)
•	Pequeno Formato, Rato, Rio de Janeiro, Brasil (2025)




